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Resumo 
 
O presente relatório descreve e  analisa o estágio curricular realizado entre Setembro de 
2016 e Março de 2017, no espaço Sismógrafo, Porto, sediado na Praça dos Poveiros, 
número 56.  
Por sugestão da coordenadora do Curso de Mestrado, Profª Doutora Lúcia Almeida 
Matos e após uma cuidada análise, optamos por este espaço independente para 
concretização do estágio em torno do qual também refletimos neste relatório. 
De forma a que melhor se compreenda o trabalho realizado naquele espaço, o qual se 
assume como eixo fundamental deste relatório, apresentamos, previamente, uma 
pequena abordagem da história dos espaços independentes na cidade do Porto.  
Relativamente à prática do estágio, descrevemos o processo, referenciamos as 
competências adquiridas e finalizamos com a análise de duas exposições que 
acompanhamos, durante o período em causa, no Sismógrafo.  
 
Palavras-chave: Sismógrafo, espaço independente, arte contemporânea. 
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Abstract 
  
This report describes, analyzes and reflects on the curricular internship held between 
September 2016 and March 2017, at the Sismógrafo, Porto, located at Praça dos 
Poveiros, number 56. 
By suggestion of the Master’s Degree coordinator, Prof. Dr. Lúcia Almeida Matos, and 
after a careful analysis, we chose this independent space to do the internship at. 
In order to better understand the work carried out in this space, which is the 
fundamental axis of this report, we present, in advance, a small depiction of the history 
of the independent spaces in Porto. 
Regarding the practice of the internship, we describe the process, we refer to the 
acquired skills, and we conclude with the analysis of two exhibitions that we have 
followed during the period in question, at Sismógrafo. 
 
Key-words: Sismógrafo, independente art space, contemporary art 
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Introdução 
O relatório que aqui apresento, enquadra o período de realização do estágio curricular 
no âmbito do 2ºano do Mestrado em Estudos Artísticos – variante de Estudos 
Museológicos e Curadoriais da Faculdade de Belas Artes da Universidade do Porto, 
entre os meses de Setembro de 2016 e Março de 2017. O estágio decorreu no espaço 
independente Sismógrafo, sediado na Praça dos Poveiros sob administração da 
associação com fins não lucrativos “Salto no Vazio”.  
Após um primeiro ano constituído por unidades curriculares de carácter teórico, o 
segundo ano deu-me a possibilidade de fazer estágio curricular, de forma a  tornar 
possível aplicar na prática os conhecimentos obtidos  no ano anterior. Este relatório 
inclui o período temporal ao longo do qual  foi realizado o estágio  no Sismógrafo, 
assim como uma reflexão sobre o próprio espaço e exposições que tive oportunidade de 
acompanhar. 
Assim, serve não só para refletir sobre os conhecimentos adquiridos e a aprendizagem 
prática que obtive ao longo dos meses do estágio curricular, mas também para  analisar 
a importância dos espaços independentes no Porto, estudando particularmente o espaço 
em causa. 
Como ponto prévio, refiro que a bibliografia  em torno do que constitui o objeto 
fundamental deste relatório, é escassa. Assim, na primeira parte deste documento, 
abordo os vários espaços e iniciativas independentes na cidade do Porto desde a década 
de 90, um pouco da história dos espaços na cidade,  referindo particularmente três casos 
como exemplos: Caldeira 203, W.C.Container e Salão Olímpico. No segundo  capítulo 
do relatório introduzo o objeto deste estágio – o  Sismógrafo. Depois de uma breve 
contextualização, falando da criação da associação Salto no Vazio e, posteriormente, da 
criação do espaço, abordo algumas aspetos que, do meu ponto de vista, constituem a 
diferença daquele espaço em relação a outros, abordando ainda a vertente mais política 
e social do Sismógrafo, entendendo-o como um outro eixo de trabalho possível na 
cidade do Porto. Finalizo este capítulo com a programação que o espaço teve desde o 
seu surgimento, em 2014, até à conclusão do meu estágio, em Março de 2017. 
Sistematizo ainda as questões práticas do meu estágio, tais como  as competências 
adquiridas e exposições nas quais estive presente, tanto na produção como na 
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montagem. De forma a concluir o relatório, achei pertinente analisar em dois pequenos 
textos, duas das exposições em que tive o prazer de trabalhar, sendo a primeira de 
Hernâni Reis Baptista, em Setembro de 2016, e a segunda de Ângelo Ferreira de Sousa, 
em Dezembro de 2017. 
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I – ESPAÇOS INDEPENDENTES NO PORTO 
1. Iniciativas e espaços independentes nos anos 90 
No final da década de 90, Portugal assistiu ao crescimento de espaços e 
iniciativas independentes. Estas forças, à margem, conciliaram-se e ganharam grande 
importância no panorama artístico, criando um circuito alternativo ao circuito 
institucional e fazendo com que hoje seja impossível falar do meio artístico em 
Portugal, sem mencionar o grande esforço e trabalho produzido por estes espaços, 
associações, iniciativas, etc. É também por esta altura que assistimos ao surgimento das 
grandes instituições que vão pensar a arte contemporânea em Portugal, como o Museu 
de Arte Contemporânea de Serralves, na cidade do Porto, ou a Fundação Calouste 
Gulbenkian, em Lisboa, que, financeiramente apoiadas pelo poder político, embora de 
gestão privada, vão ditar as regras do “jogo” e fortalecer o, já estabelecido, circuito 
institucional da arte. A par do crescimento destas instituições, que apostavam na 
exposição de artistas já consagrados, os artistas saídos do seio das universidades 
confrontavam-se com o desinteresse por parte do sector galerístico em expor os seus 
trabalhos e confrontavam-se com um mercado em crise que, depois do boom da década 
anterior, começava agora a mostrar grandes debilidades. Ao saírem da Universidade, o 
pensamento e reivindicação dos jovens artistas era comum: ter espaço e condições para 
exibirem os seus trabalhos. Organizados coletivamente começam, eles mesmos, a ter 
iniciativa para organizar e produzir exposições que pudessem mostrar um trabalho que 
não estava a ser acompanhado pelo circuito institucional. Sem pressões comerciais e de 
sucesso, ficam com a tarefa de toda a produção e conceção das exposições, 
incorporando o trabalho do curador, assim se afastando das exigências do mercado da 
arte. 
Estas exposições e iniciativas ficaram marcadas por uma grande liberdade 
criativa dada aos artistas – já que não tinham que responder a qualquer instituição – e à 
criação de espaços verdadeiramente experimentais. O objetivo era conceder aos artistas 
um espaço de exposição, assim como melhores condições de criação. A isto estava 
também associada uma vontade de redefinir práticas artísticas, pensando de novo a arte 
contemporânea. Depois da predominância do regresso à pintura e escultura nos anos 80 
com o neo-expressionismo, os jovens artistas da década de 90, influenciados pelo 
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pensamento e iniciativas dos anos 60 e 70 como a “Alternativa Zero”, privilegiavam o 
lado conceptual e o processo de criação do objeto artístico e trabalhavam com outras 
ferramentas como a performance ou o vídeo. O carácter experimental caracterizava os 
projetos que realizavam. É também a par do crescimento destes movimentos marginais 
que surgem novas conceções em torno da relação entre espaço expositivo e espectador. 
É -nos possível evidenciar uma nova forma de pensar, ver e fazer arte contemporânea. 
Através do processo experimental e longe das pressões financeiras e institucionais, 
pensa-se de novo os dispositivos e suportes artísticos, criando, assim, novos meios de 
instalar os objetos no espaço expositivo. Sobre este assunto Sandra Vieira Jurgens 
escreve em “Instalações Provisórias”: 
Sem pressão sobre os formatos, géneros, tendências, o artista pode 
expor o que deseja, pode experimentar propostas e linhas de trabalho 
tanto ao nível conceptual, como de apresentações. Sobretudo não 
podemos esquecer que esta geração, de uma forma geral, rejeita o 
carácter objectual da arte e reforça significativamente práticas e os 
dispositivos instalados no cenário artístico contemporâneo. Com 
efeito, os artistas desta geração questionam a disciplinaridade e os 
limites das disciplinas e as obras deixam de estar baseadas na 
produção de objetos singulares e idealmente autónomos
1
. 
 
 É possível compreender que, ao contrário das iniciativas das décadas anteriores, 
que tinham um carácter pontual, nos anos 90 os espaços e exposições independentes 
prolongam-se no tempo. Não estamos mais a olhar para um acontecimento “isolado” 
mas para uma nova afirmação artística, sem recurso a curadores ou críticos, um circuito 
informal formado maioritariamente por artistas. Um dos grandes princípios defendido 
por estes grupos de artistas, que se tornou uma marca e pilar dos espaços independentes 
que viriam a surgir, é o princípio da autonomia da produção artística. Não me refiro à 
autonomia face à vida social e política (bem pelo contrário, os trabalhos artísticos 
apresentavam, normalmente, uma reflexão sobre o que lhes era contemporâneo, os 
acontecimentos políticos e sociais à época), mas sim de uma autonomia relativamente 
ao circuito institucional artístico, não procurando algum tipo de legitimação face a 
instituições; autonomia relativamente ao próprio sistema capitalista, rejeitando colocar 
                                                          
1
 Sandra Vieria Jurgens-Instalações Provisórias.Lisboa:IN TRANSIT Editions, 2016, p.436. 
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qualquer trabalho no circuito comercial e, por fim, autonomia face ao Estado, rejeitando 
subsídios públicos. 
 O aspeto da informalidade é crucial para o sucesso dos espaços alternativos. Podemos 
evidenciar a formação de uma rede composta maioritariamente por artistas, assente num 
carácter informal e sem pretensões económicas ou comerciais. Longe do poder 
institucional, conseguem-se formar espaços completamente autónomos, com 
programação própria que é cumprida, muitas vezes, graças a essa informalidade, mas 
também, a meu ver, graças à amizade e motivação criadas entre os intervenientes. Há 
desejos e objetivos comuns, formando, assim, uma comunidade à margem, diria até uma 
espécie de família alargada, que se respeita e que se apoia. 
No Porto, as iniciativas que se foram desenvolvendo foram sempre marcadas, 
para além do desejo comum de rutura, por uma amizade e respeito entre artistas cuja 
ligação se prolongou no tempo. Penso que seja pertinente mencionar o trabalho de três 
espaços em particular que se destacam pelo sucesso que tiveram enquanto espaço 
experimental, com uma programação regular e autónoma. São eles a “Caldeira 213” 
(1999), “W.C. Container” (1999) e o “Salão Olímpico” (este já no início do século XXI, 
em 2003). 
2. Espaços independentes: o caso do Porto 
 
a) Caldeira 213 
O surgimento do espaço da Caldeira 213 foi possível graças à vontade e empenho de 
alguns jovens que, já se conhecendo dos tempos de estudante da Faculdade de Belas 
Artes, tinham vários interesses e ideias em comum, nomeadamente a de criar um espaço 
de aprendizagem e experiência em que pudessem criar e expor os seus trabalhos. 
Embora tenha começado a sua programação já no ano de 2000, a ideia para a criação de 
um espaço físico remonta ao ano de 1999, quando um grupo de jovens estudantes da 
FBAUP, nomeadamente artistas como Ana Gama, Ana Luísa Medeira, André Amorim, 
Ângelo Ferreira de Sousa, Carla Cruz, Carlos Barros, Catarina Carneiro de Sousa, 
Emanuel Matos, Fernando Rocha, Hugo Almeida, Isabel Carvalho, Luís Eustáquio, 
Ruben Freitas e ainda Catarina Falcão da ESAP (Escola Superior Artística do Porto), 
encontraram um espaço amplo, vazio, uma antiga fábrica de bilhares, com uma renda 
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acessível. Situava-se na rua dos Caldeireiros, número 213. Mesmo enquanto estudantes, 
o grupo não se identificava minimamente com o trabalho realizado e produzido pelas 
galerias da cidade. Havia uma vontade de romper com os espaços institucionais e fazer 
um projeto à margem do circuito artístico institucional. Um espaço de aprendizagem 
experimentação e exibição, onde o companheirismo e amizade, que unia o grupo já dos 
tempos da faculdade, foi fundamental para a existência e continuação da caldeira. Numa 
conversa informal com o Ângelo Ferreira de Sousa, pude perceber que a caldeira 
assentava nessa amizade e camaradagem que uniu o grupo e também numa vertente 
política, já que o núcleo duro do espaço vinha da antiga Associação de Estudantes da 
FBAUP, cujo ativismo político visava, entre outros, a contestação ao sistema de ensino 
da escola e às propinas, que tinham sido implementadas, recentemente, à época, no 
ensino público. De lembrar que se viviam tempos conturbados politicamente, com 
várias manifestações contra o governo de Cavaco Silva, greves e ocupações pelo país. A 
programação e princípios da Caldeira não se podiam situar longe do pensamento e 
reflexão do político e do social. 
Em relação ao espaço físico, os artistas adotaram-no, não o transformando num espaço 
“comum” para um espaço expositivo, como, por exemplo, a criação de um “white 
cube”, mas interveio no espaço de forma inteligente, dividindo-o em salas e numa 
oficina, nunca esquecendo as características e a própria vida do edifício, assumindo as 
ruinas, destruindo assim a ideia de espaço neutro. A Caldeira nunca procurou ser um 
espaço neutro, assumiu-se como espaço completamente autónomo e político.  
Uma das figuras que inspiraram os jovens artistas da Caldeira foi Ernesto Sousa. 
Privilegiaram-se, então, as ideias vanguardistas já defendidas na década de 60, as 
práticas artísticas como a performance ou o vídeo, e afastaram-se gradualmente 
(também por uma economia de meios) da pintura e da escultura. 
Um dos pilares do espaço, e que constituía uma posição política, era a dessacralização 
da figura do autor. Aliás, a primeira exposição realizada na Caldeira foi 
“desAUTORizado”. Sobre essa exposição, Catarina Carneiro de Sousa escreve no texto 
“Caldeira 213: nem obra, nem autor”: 
“A exposição inaugural na Caldeira intitulou-se, precisamente, 
desAUTORizado e inaugurou, também, um modo de fazer e uma 
maneira de estar que permaneceria nos eventos posteriores. Existiam 
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trabalhos feitos colectivamente e outros individuais, mas nunca foi 
referido quais eram uns e quais eram outros ou quem participou da 
produção deste ou daquele.”2  
Esta exposição foi também um dos aspetos lembrados pelo Ângelo na nossa conversa: 
“(sobre a exposição)…“as peças estavam dispostas de uma maneira em que não se 
sabia onde começava uma e acabava a outra. O questionamento do autor era central 
para nós.” 
A ideia de grupo e comunidade era, então, essencial para o projeto resultar. Na 
exposição “desAUTORizado2” em Janeiro de 2001, o grupo de artistas colaborou com 
as pessoas residentes na rua dos Caldeireiros, pedindo a cedência de alguns objetos que 
eram queridos a estas pessoas. O resultado foi uma exposição coletiva cheia de “ready-
mades sentimentais”, em que a ideia de autor e de individualidade desvanece, ficando 
apenas o trabalho realizado por uma comunidade específica: os artistas da caldeira e os 
moradores da rua dos Caldeireiros. 
O trabalho realizado na Caldeira prolonga-se até 2002, ano em que deixa de existir 
enquanto espaço físico. Hoje, existe apenas como associação. Os artistas dispersaram-
se, mas ainda vão trabalhando em conjunto, como o caso do Ângelo Ferreira de Sousa, 
que hoje reside em Paris mas que ainda colabora com a artista Carla Cruz. 
 
b) W.C. Container 
No ano de 1999, por volta da mesma altura em que é inaugurado o Museu de Serralves 
no Porto, o edifício Artes em Partes, situado em plena Miguel Bombarda, rua que viria a 
acolher várias galerias na cidade, albergava em diferentes pisos vários espaços que 
lutavam por ser alternativas ao circuito tradicional. Aí existiam lojas de música (onde 
predominava o vinil), lojas de roupa vintage, de brinquedos e alguns cafés. Nessa 
amálgama de espaços estavam também presentes projetos artísticos de cunho comercial 
como uma pequena sucursal da galeria Pedro de Oliveira ou a sala Bombarda. Até então 
eram poucos os projetos independentes na cidade do Porto que pretendiam fugir do 
                                                          
2
 Catarina Carneiro Sousa-Caldeira213:nem obra nem autor [http://www.caldeira213.net/?p=12, 
consultado a 24/01/2017, 16H] 
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circuito artístico, afirmando-se como uma alternativa, situada à margem do que era 
considerado institucional e comercial. É então que Paulo Mendes, que já desenvolvia 
vários projetos de cariz independente e alternativo em Lisboa e no Porto, escolhe um 
lugar imprevisto dentro do edifício Artes em Partes: a casa-de-banho. Foi, antes de 
mais, o primeiro espaço no Porto a ser gerido totalmente por um artista, visando a ideia 
de artista-curador, onde toda a produção e programação eram realizadas exclusivamente 
pelo artista, assim assumindo, também, o papel de curador. 
Uma das ideias mais marcantes desta iniciativa era provar que qualquer espaço, até 
mesmo uma casa-de-banho, consegue transformar-se em espaço expositivo, uma 
verdadeira provocação ao sistema galerístico da altura. Também existe um aspeto 
interessante na curadoria do espaço: os artistas eram convidados a trabalhar em 
harmonia com o espaço, isto é, privilegiar o espaço original, tal qual ele se apresentava 
a eles, trabalhando em conjunto com o curador, sem nunca retirar a originalidade ao 
espaço. Aos artistas era dada total liberdade, salvaguardando sempre a estrutura do 
espaço. Privilegiava-se a experiência como o principal motor de criação. 
A sua existência durou um ano, encerrando em Dezembro de 2001. Por lá passaram 
cerca de 17 exposições e artistas como Alexandre Camarão, Cristina Mateus, Susana 
Mendes Silva, Fernando Brito, Inês Pais, José Eduardo Rocha, entre outros. Aos artistas 
era dada total liberdade, privilegiando sempre a experiência como motor da criação 
artística. 
c) Salão Olímpico 
Outro projeto que surgiu de um grupo de jovens artistas, formados pela FBAUP, 
fazendo lembrar na sua génese a “Caldeira 213”, foi o Salão Olímpico (2003-2006). A 
motivação para a criação deste espaço foi bastante semelhante à dos artistas da Caldeira: 
criar um lugar onde os jovens licenciados pudessem criar e expor os seus trabalhos, 
onde tivessem oportunidade de experimentar, sem o peso da falha. 
Conhecendo o proprietário do Salão Olímpico - um café meio abandonado com um 
salão de bilhares na sua cave, na rua Miguel Bombarda - Renato Ferrão, Eduardo 
Matos, Carla Filipe, Isabel Ribeiro e Rui Ribeiro fizeram uma proposta para realizarem 
algumas exposições nesse salão de bilhares. A proposta foi aceite e o grupo de artistas 
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começou a pensar nas inúmeras possibilidades que o espaço concedia. Numa conversa, 
o artista Renato Ferrão, a propósito do Salão Olímpico, sublinhou a importância da 
marginalidade, neste projeto, e do afastamento total do aspeto comercial. Os trabalhos 
que se realizavam nunca eram pensados para se venderem, mas sim num aspeto 
experimental. Havia um desejo de fazer coisas novas e falar do contemporâneo, de 
experimentar, apresentavam-se no Salão trabalhos muito diferentes do que se fazia nas 
galerias da cidade, e os artistas assumiam e defendiam essa diferença.  
Um aspeto que Renato Ferrão também abordou foi a questão da amizade que unia os 
vários intervenientes no projeto. Mais uma vez se nota como era fundamental a união 
estabelecida entre os artistas, curadores e outros, para que estes projetos se tornem 
possíveis. Sem qualquer apoio financeiro, o espaço respirava pela total dedicação de um 
grupo de pessoas, unidas pela criação artística. 
A atividade do Salão Olímpico estendeu-se por 3 anos, de 2003 a 2006. Aí se realizaram 
várias exposições, performances, conversas, projeções de filmes etc. Por lá passaram 
vários artistas como Ângelo Ferreira de Sousa, Manuel Santos Maia, Fernando José 
Pereira, João Sousa Cardoso, Rute Pimenta, Carla Cruz, João Girão, entre outros. 
O projeto do Salão Olímpico culminou com duas exposições coletivas em 2006 “Busca 
Pólos I e II” realizadas no Centro Cultural Vila Flor, em Guimarães e no Pavilhão 
Centro de Portugal, em Coimbra, respetivamente, e na publicação de um livro. Este, 
pretende retratar e documentar todo o trabalho desenvolvido pelos artistas no Salão 
Olímpico, desde o seu inicio em 2003 até 2006, ano que encerrou atividade, com a 
apresentação de textos e imagens das várias exposições que lá tiveram lugar. 
 
3. A Atualidade 
Ao longo dos primeiros anos do novo milénio, foram várias as iniciativas realizadas por 
vários artistas, com cariz alternativo, na cidade. Algumas dessas atividades acabaram 
por resultar, posteriormente, em espaços físicos. É importante referir o trabalho 
incansável de alguns artistas para que a cena alternativa no Porto ganhasse a força e o 
impacto que tem nos dias de hoje. Para além dos artistas envolvidos nos projetos que 
referi no ponto anterior (Caldeira 213; W.C.Container; Salão Olímpico), não podemos 
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falar num circuito alternativo na cidade sem também mencionar o nome de André 
Sousa, com inúmeras iniciativas e espaços como “PêssegopráSemana”; “Mad Woman at 
the Atiic” e, posteriormente, “Uma Certa Falta de Coerência” - espaço que continua no 
ativo, assumindo a ruína e degradação do próprio lugar, sendo um local de visita 
obrigatório no panorama artístico da cidade; o nome de João Sousa Cardoso, que com 
várias exposições comissariadas por si, criou condições para que os jovens artistas 
expusessem o seu trabalho e criassem relações com outros artistas e curadores, que se 
tornaram fundamentais na sua vida  pessoal e profissional. E por fim, não posso deixar 
de mencionar também todo o trabalho e dedicação do critico e curador Óscar Faria, que 
durante largos anos escreveu e refletiu sobre artistas emergentes, espaços e iniciativas 
alternativas e independentes que foram acontecendo ao longo dos anos na cidade do 
Porto, tornando-se uma das vozes mais ativas deste circuito. 
Estes espaços, com uma programação regular na cidade, recusavam vivamente qualquer 
tipo de financiamento público. Distanciavam-se afincadamente do circuito institucional, 
fazendo da sua autonomia uma verdadeira bandeira.  
Já na segunda década de 2000, mais precisamente no ano de 2013, nasceu na cidade do 
Porto, um projeto que tem realizado nestes últimos anos um trabalho fundamental. O 
“Sismógrafo” assume-se como uma corrente alternativa no panorama artístico e cultural 
na cidade, apresentando, com a sua total autonomia, uma programação ímpar, que não é 
mesmo possível ser feita num outro lugar. 
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II - SISMÓGRAFO 
 
1. A Associação “Salto no Vazio” e a criação do Sismógrafo 
 
 No ano de 2013 um conjunto de pessoas, de várias áreas profissionais, decidiu reunir-se 
e formar um coletivo para dar início à construção de uma associação cultural, com o fim 
de criar rapidamente um espaço expositivo dedicado à prática artística contemporânea.  
O grupo formado era bastante heterógeno com membros de diferentes áreas. Para além 
da arte contemporânea, música, poesia ou design, também era possível encontrarmos 
pessoas que trabalhavam em áreas tão distintas como a economia ou até a medicina. A 
ideia principal era constituir um novo espaço na cidade, com algumas diferenças dos 
espaços até então formados no Porto. Alguns membros deste coletivo já conviviam e 
frequentavam o circuito independente da cidade, elogiando algumas vertentes e 
iniciativas tomadas mas apontando também algumas criticas e fragilidades dos diversos 
espaços. Porém, existia algo que era totalmente transversal a todos: a defesa de um 
espaço completamente autónomo e livre, distanciando-se da ideia de galeria, do circuito 
comercial. 
É então criada, no final do ano de 2013, a associação cultural “Salto No Vazio”, fazendo 
clara referência à obra de Yves Klein, formar esta associação com vista a criar um 
espaço novo na cidade, constituía também um verdadeiro salto no incerto. Um risco que 
tinha que ser tomado para se conseguirem distinguir como uma nova voz ativa no Porto, 
para criarem um novo espaço de referência no circuito artístico, de forma a legitimar 
uma corrente alternativa ao que já era realizado na altura. 
Depois de uma análise de vários espaços, o grupo escolhe finalmente duas salas no 
primeiro andar num edifício já antigo na Praça dos Poveiros. Aí, no inicio de 2014, é 
criado o Sismógrafo. Um novo espaço independente no Porto, com o objetivo de ter 
uma voz ativa na cidade, uma outra corrente alternativa aos espaços institucionais, mas 
também com grandes e assinaláveis diferenças de outros espaços existentes. Pensar o 
contemporâneo em diferentes áreas como artes visuais, música improvisada e eletrónica, 
cinema de autor ou a literatura foi e é um dos grandes objetivos do Sismógrafo, tal 
como promover o debate crítico da produção cultural contemporânea. Criou-se então 
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um espaço baseado numa comunidade informal e heterogénea, onde a vontade de 
refletir o contemporâneo, é comum, assim como captar os sinais das energias criativas 
que acompanham o presente. No site do Sismógrafo, pode ler-se um pouco dos 
pressupostos e ideias defendidas: 
 
“…O nome Sismógrafo surge assim a partir do entendimento da 
tarefa do historiador que o autor alemão Aby Warburg cunhou: aquele 
que sinaliza os instantes singulares do presente e os liga a uma 
tradição. 
É neste sentido, de captar a intensidade do presente e potenciar a 
produção de novos conceitos, que o nosso colectivo tem vindo a 
desenvolver um trabalho de reunião de diversas práticas discursivas. E 
é a nossa intenção constituir um corpo de propostas que possam quer 
provocar questões, dúvidas, quer despertar uma outra consciência 
crítica num território e num tempo onde esta urge. O programa que 
tem vindo a ser desenvolvido tem assim como principal objectivo 
capturar diversas manifestações e modos contemporâneos de ser e de 
estar que permitem dizer algo de significativo a respeito de quem nós 
(indivíduos, cidadãos, criadores, comunidade) somos na atualidade e 
como nos posicionamos perante um futuro sempre em construção.”3 
 
 
No início da atividade do Sismógrafo, em Janeiro de 2014, existiu uma vontade clara 
dos membros em permanecerem numa espécie de anonimato, recusando também à 
partida a construção de uma identidade. Para que o espaço não fosse logo de imediato 
associado a um individuo em específico e pelo respeito para com todo o grupo, no qual  
não existia hierarquia, foi-se mantendo o anonimato dos membros, sendo o grupo 
representado através da associação e respondendo sempre como coletivo. O Sismógrafo 
permanece, ainda hoje, sem qualquer logotipo, tentando sempre que cada iniciativa a 
que se propõe seja uma única experiência, não existindo lugar para pressões 
institucionais, galerísticas  nem comerciais, fazendo de cada evento, seja ele exposição, 
                                                          
3
 Oscar Faria-Sismógrafo [www.sismografo.org/about, consultado a 02/02/2017, 17H]. 
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concerto, visualização de filmes, leitura de poesia, um resultado de uma rede informal 
assente em relações de amizade. 
 
2 . Sismógrafo e outros espaços independentes 
Entre o Sismógrafo e os outros espaços independentes no Porto existiam tanto 
similaridades como grandes diferenças. A vontade de ser um espaço auto gerido, com 
total autonomia, longe do circuito institucional, marginal e independente do estado ou 
de outras instituições privadas, cuja programação  se torna possível através de uma 
grande determinação e vontade do grupo, e da criação de uma rede informal assente em 
várias relações de amizade, é sem dúvida transversal a todos os espaços e iniciativas 
criadas na cidade do Porto, incluindo o Sismógrafo. Mas também, a meu ver, existem 
grandes diferenças, como a imagem do espaço e a exposição das obras. 
 Os espaços independentes formados anteriormente, apoderavam-se do lugar, assumiam 
o espaço como ele próprio se apresentava fugindo da prática curatorial existente das 
galerias comerciais. Adotavam um espaço que claramente não tinha sido construído 
para ser um espaço expositivo. São vários os exemplos: Mad woman at the attick, WC 
Container,, Caldeira 203, Salão Olímpio, Espaço Campanhã, entre outros.  
Pode-se concordar ou não com esta forma de exposição, mas o coletivo do Sismógrafo 
tinha ideias diferentes sobre o espaço e a apresentação das obras ao público. Queriam 
construir um espaço minimamente amplo, com duas salas, com um aspeto “clean” de 
uma galeria tradicional, assente em paredes brancas e com especial atenção à 
iluminação.  A ideia era clara: apostar numa linha mais formal, similar (apenas no 
aspeto) a uma galeria comercial, contrariando a ideia de um espaço mais caótico e 
selvagem defendido por outros espaços. Era necessário, no entender do grupo, criar um 
lugar que expusesse com dignidade as obras dos artistas, procurando ter as condições 
necessárias para formar um espaço expositivo, onde a leitura das obras não fosse 
comprometida pelo espaço. 
O Sismógrafo teve, à partida, uma outra preocupação, o seu público - tentando afastar-
se da política dos outros espaços e alargar o seu alcance a um público mais heterógeno. 
Enquanto que em vários espaços independentes há uma clara vontade de atingir uma 
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pequena parcela da sociedade – pessoas do próprio mundo da arte, colegas ou amigos, 
defendendo assim a criação de um público especifico e fiel, o Sismógrafo opta por outro 
caminho, querendo atingir sem duvida o publico em geral, assentando num 
profissionalismo rigoroso: existe um planeamento prévio todos os meses para que o 
espaço tenho um horário especifico e seja meticulosamente cumprido; um site 
constantemente atualizado e uma newsletter regular de forma a chegar a todas as 
pessoas interessadas no projeto;  são também divulgadas na imprensa  todas as 
iniciativas.  
Estas são algumas situações que falham claramente noutros espaços, o que faz com que 
a informação chegue a um numero muito mais reduzido de pessoas, não há investimento 
e vontade de abrir para um público mais vasto. No Sismógrafo há, portanto, uma clara 
necessidade de expansão, de atingir um público heterogéneo, que vá mais além de 
grupos de artistas, críticos e curadores. 
A programação paralela do Sismógrafo é um dos pontos fundamentais do 
espaço. Para os membros da “Salto no Vazio” não fazia sentido criar apenas um espaço 
para exposições, mas sim um lugar em que várias coisas acontecessem em simultâneo. 
Acompanhando todas as exposições, existem, por norma, no seu final, uma conversa 
aberta ao público com o curador na exposição e o artista. Para além de uma conversa 
informal existente entre os dois, o público é convidado a intervir, colocando questões e 
apontamentos às exposições. Estas conversas são devidamente documentadas para fins 
de arquivo. Entre as varias exposições inauguradas no Sismógrafo existem vários 
eventos a decorrer, como diversos concertos de música experimental e improvisada, 
ciclos de cinema, leitura e lançamento de livros de poesia contemporânea portuguesa, 
performances entre outros eventos. Há, sem dúvida, uma forte aposta na programação 
paralela. O espaço não se limita à apresentação de exposições, mas  também se debruça 
sobre outros projetos, fazendo do Sismógrafo um lugar que privilegia a produção 
artística, musical e cultural contemporânea. 
Com o meu estágio curricular apercebi-me de um outro aspeto em função do 
qual  o Sismógrafo difere, pela negativa, dos outros espaços.  
Lendo no site e na imprensa que o Sismógrafo  se assume como “laboratório 
experimental artístico”, este aspeto foi algo que logo à partida me atraiu já que 
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considero que a ideia de pensar o espaço como um laboratório, onde a experiência é o 
motor de toda a obra, é fundamental para o processo artístico. O espaço deve ser um 
lugar que permite aos artistas e curadores levarem a cabo várias experiências, onde as 
mesmas podem resultar (ou não) em objetos artísticos, de forma a criar uma clara 
ligação de intimidade entre as obras e o espectador. No momento de criação da 
exposição o espaço deve impor-se como um laboratório experimental, com o objetivo 
de criar várias formas possíveis do espaço e das obras comunicarem com o público. No 
Sismógrafo essa parte de experimentação, relativa à forma de comunicação das obras 
com o espectador, simplesmente não acontece. As exposições correspondem a formas 
típicas de apresentação de galerias e museus, onde não há lugar para grandes 
experiências. As obras apresentam-se de forma muito simples e habitual: fotografias e 
pinturas pendurados na parede, esculturas no meio da sala e projeções de vídeo sobre as 
paredes brancas. Onde é que  constatamos esse “laboratório experimental artístico”? 
Não se consegue uma ligação profunda do espaço com o público. A  intimidade está 
diretamente ligada ao grau de imersividade e comunicação que o espaço expositivo 
concede ao espectador. Este não deve ser um elemento a mais no espaço, mas sim um 
elemento integrante do espaço. Na minha perspetiva, o corpo deve ser envolvido por 
toda a dimensão espacial. Isto não se consegue atingir em algumas opções curatoriais, 
nas quais existe pouca ou nenhuma envolvência entre o espaço, as obras e o espectador. 
Penso que no Sismógrafo esta  questão laboratorial é quase inexistente: o próprio espaço 
se assume como “laboratório experimental” mas a verdade é que fica muito aquém de 
outros espaços independentes na cidade (como, por exemplo, “Uma certa falta de 
coerência) , em que a experimentação é o motor de toda a exposição. 
 
3. Uma alternativa | o Sismógrafo 
Pensar a arte contemporânea é obrigatoriamente refletir sobre o espaço, o objeto 
artístico, o espectador e a comunicação que se gera entre eles. Estes aspetos estão muito 
para além do seu carácter estético e contemplativo. Deve  ser um motor de mudança. 
Propor ao público uma reflexão e uma ação, parece-me algo pertinente quando 
discutimos questões artísticas no contexto da contemporaneidade. 
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Partindo do pressuposto de que o ser humano é um animal político e social, que 
o próprio corpo é político, a arte produzida por ele tem, obrigatoriamente, um carácter 
político.  É fundamental pensar o contemporâneo, e é isso que o Sismógrafo propõe. É 
cada vez mais necessário pensar o mundo, debater ideias, confrontá-las, e mais do que 
tudo, é necessário agir e denunciar. Senti na minha passagem pelo Sismógrafo que 
várias das exposições que acompanhei tinham uma forte carga política e social. Só 
assim é possível refletir e discutir o contemporâneo. O tempo é político, o que vivemos 
constitui uma afirmação política no mundo, assim também deve ser a arte: política. É 
este o ponto de vista que partilhamos. 
No Sismógrafo privilegia-se o pensamento, a reflexão e a crítica. Pensa-se, em 
cada debate, no contemporâneo e nas suas problemáticas, na relação entre arte, 
comunicação e cultura. Pela programação feita ao longo dos anos, existe uma clara 
motivação para o ato de provocar questões e debates. Há uma vontade permanente de 
pensar a cidade do Porto e o seu circuito artístico institucional e alternativo. Pensar a 
cidade é então um objetivo comum entre todos os membros do Sismógrafo tal como 
refletir sobre as politicas postas em prática pela autarquia e como elas afetam a 
sociedade portuense, constitui um assunto persistente no debate fomentado pelo grupo. 
Criticam-se politicas públicas, o circuito institucional fomentado pelas galerias 
comerciais, mas também o próprio circuito alternativo. O Sismógrafo pretende ser algo 
único, uma outra corrente possível às que já existem na cidade. Afasta-se das definições 
de galerias comerciais mas também não adota o termo “alternativo”. Não é uma coisa 
nem outra, é um outro espaço possível. Penso que articula vertentes de um lado e do 
outro, já que recusa ser intermediário na venda de objetos artísticos patentes nas 
exposições, afastando-se da ideia comercial, mas também adota um espaço físico muito 
parecido com uma galeria, afastando-se então de outros espaços alternativos no Porto. 
Também nas exposições organizadas no Sismógrafo, o debate sobre assuntos 
contemporâneos é fundamental. Vemos duras criticas à forma como funciona a 
sociedade ocidental. Existem não só criticas às politicas locais, mas também uma 
reflexão sobre o que se passa na Europa e no mundo, sem esquecer a necessidade de 
falar sobre a relação que o ser humano estabelece com os outros. 
Muito mais que um espaço expositivo, o Sismógrafo é um lugar onde a  reflexão 
e debate das questões que nos afetam enquanto seres humanos e sociedade estão  
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permanentemente presentes. Penso que seja fundamental para a cidade o trabalho 
realizado pelo coletivo da “Salto no Vazio”, sendo urgente, na minha perspetiva, a 
criação de mais espaços artísticos que fomentem o debate contemporâneo.  
 
4. Programação 2014-2017 
O Sismógrafo completou em Janeiro de 2017 o seu quarto ano de existência. Ao longo 
destes três anos e alguns meses, tem sido realizada uma programação regular e de 
importância sem igual no panorama artístico na cidade do Porto. Com o ritmo 
alucinante de uma exposição por mês, mais eventos como concertos, conversas, 
projeções de vídeo e lançamentos de livros, o Sismógrafo torna-se assim num dos 
espaços mais marcantes e necessários na cidade, onde se apresenta como uma outra 
corrente possível dentro do circuito artístico, promovendo sempre o debate crítico 
acerca da produção cultural contemporânea. A sua programação ao longo dos anos 
prova isso mesmo. Acho portanto necessário mencionar as iniciativas que têm sido 
realizadas no Sismógrafo desde 2014 até ao presente ano: exposições, concertos, 
publicações, conversas, ciclos de cinema, entre outros. 
Em 2014 foram realizadas, no Sismógrafo, 17 iniciativas. Contam-se as exposições 
individuais de Fernando J. Ribeiro, Sebastião Resende, Kevin van Braak (NL), David 
Maranha, Luís Espinheira e Thierry Simões; as exposições coletivas “Sem Quartel / 
Without Mercy”, com participação de 40 artistas/autores nacionais e internacionais, e 
“A Boca do Inferno”, com trabalhos de Von Calhau!, Isabel Carvalho, Rosa Carvalho, 
Cora 1988, Gil Heitor Cortesão, Luís Paulo Costa, Renato Ferrão, Karl Holmqvist (SE), 
Sofia Leitão, Fabrizio Matos, Sebastião Resende e Fernando J. Ribeiro; e ainda a mostra 
documental e ciclo de cinema que acompanhou o lançamento do Livrinho de Teatro no 
79, “Alta Áustria e outras peças”, de Franz Xaver Kroetz (edição conjunta Cotovia / 
Artistas Unidos / Confederação). Também no ano de 2014, foram apresentados os 
concertos de Tetuzi Akyiama (JP), de Claudio Rochetti (IT), do duo SSS-Q, da banda 
Jockey Club, de David Maranha em colaboração com Repositor e com Helena Espvall 
(SE), e do Ensemble de Gamelão Casa da Música, realizando-se ainda, em colaboração 
com a editora 8mm Records e a Fundação de Serralves, o lançamento do novo LP do 
músico Mattin (ES). 
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No ano de 2015, realizaram-se 19 iniciativas. No plano da arte contemporânea, 
apresentaram-se as exposições individuais de Heinz Peter Knes (DE), Marc Behrens 
(DE), Pedro Morais (PT), Renato Ferrão (PT), Jason Simon (US), Rasmus Røhling 
(DK) com curadoria de Amy Zion (CA), Sara Rodrigues (PT), Karl Holmqvist (SE), 
Luís Paulo Costa (PT) e Von Calhau! (PT). Decorreram também, no âmbito das 
exposições de cada um destes artistas, conversas abertas ao público sobre o seu 
trabalho. Aconteceram ainda em 2015, os lançamentos dos livros “Obra Escrita 1”, de 
João César Monteiro (ed. Letra Livre), com apresentação de Vítor Silva Tavares, e “Pôr 
as pernas do lado da cabeça e partir”, de Carlos Alberto Machado (Edições 50kg). No 
âmbito musical/performativo, 2015 contou com os concertos de Rita Braga & Marc 
Behrens, de Gert-Jan Pris (NL), e as performances de Alfredo Costa Monteiro (PT), 
Marc Behrens (DE) e Sara Rodrigues (PT). Organizou-se, com o apoio da Fundação 
Luso-Americana para o Desenvolvimento, o seminário “Para além das nuvens: 
públicos/arquivos”, orientado por Jason Simon e Óscar Faria. 
Em 2016 foram realizadas 16 iniciativas. Apresentaram-se as exposições de artistas 
individuais como Thierry Simões, Pedro Huet, Sara Graça, Florian Auer, António de 
Sousa, Hernani Reis Baptista, Diana Carvalho, Vasco Barata e Ângelo Ferreira de 
Sousa. Em 2016 apresentou-se ainda uma exposição colectiva de Gerry Bibby e Henrik 
Olesen com a curadoria de Nikola Dietrich, uma conversa com o poeta Paulo da Costa 
Domingos, um concerto de POLIDO, com projeção vídeo de Pedro Huet, no 
encerramento da exposição "Walled", uma peça de poesia sonora de Alfredo Costa 
Monteiro, o concerto e instalação de Michael J. Schumacher e a projeção de alguns 
trabalhos em vídeo de Sérgio Taborda e o concerto/performance de Alfredo da Costa 
Monteiro. Como sucedido nos anos anteriores, as exposições terminavam com 
conversas com o artista e o curador abertas ao público. Em 2016 realizou-se  também o 
lançamento do livro “Fecit Potenciam” de Sebastião Resende. 
Já em 2017 foram apresentadas no Sismógrafo as exposições individuais de Pedro 
Sousa Vieira, Sebastião Resende e Pedro Calapez. A mais recente exposição, que ainda 
está patente, constitui uma merecida homenagem à editora Frenesi e, consequentemente, 
a Paulo da Costa Domingos. Foram também realizadas outras iniciativas como o 
concerto de música improvisada de Bruno Parrinha e Maria Radich, onde interpretaram 
“Antro”, novo trabalho do poeta Rui Baião e a projeção do filme de Fernando José 
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Pereira e a apresentação do mais recente livro de Paulo da Costa Domingos, “A Céu 
Aberto”. 
A acompanhar os eventos promovidos, a Salto no Vazio tem ainda investido na 
produção editorial, nomeadamente com as publicações “Sebastião Resende, Escultor”, 
com texto de António Brás, "O imprevisível, nosso território fértil", de Jorge Valadas e 
“A Magnet Between Proteins and Sugar”, de Marc Behrens, com texto de Óscar Faria e 
Luís Jacinto; e com os livros de artista “Merci”, de Thierry Simões, “on on distance”, de 
Heinz Peter Knes, e “Oito cascatas e um desabamento” de Renato Ferrão, “Crocodoxa” 
de Von Calhau!. 
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III – ESTÁGIO | SISMÓGRAFO 
1. Competências adquiridas 
Durante o meu estágio no Sismógrafo, que decorreu entre Setembro de 2016 e Março de 
2017, foram várias as competências práticas que adquiri, graças a um acompanhamento 
sempre presente das várias pessoas que constituem a associação “Salto no Vazio”. Para 
além de uma ligação profissional, que foi essencial para a minha evolução, existiu 
também uma grande cumplicidade, marcada pela relação informal que mantenho com 
várias pessoas afetas ao projeto. Sempre me senti parte do grupo e assim pude crescer, 
não só a nível profissional mas também a nível pessoal. Nomeadamente com a ajuda do 
Óscar Faria, Maria João Macedo e do Hernâni Reis Baptista, com quem lidava mais 
frequentemente. Fui aprendendo a fazer parte da equipa, onde aos poucos me ia 
integrando. O ambiente de cumplicidade gerado ajudou a adaptar-me e a realizar as 
várias tarefas que me eram pedidas. 
Trabalhei nos vários momentos da construção e organização das exposições que 
acompanhei durante o meu período de estágio. Ao acompanhar, observando e 
questionando o processo curatorial do Óscar Faria, (de referir que só numa exposição, a 
do artista lisboeta Vasco Barata, a curadoria não ficou a cargo do Óscar mas sim de um 
convidado, João Silvério.) consegui entender mais sobre todo o processo de construção 
de uma exposição, ao observar a escolha das obras, o porquê de onde serem colocadas,  
como algumas resultam e outras não respiram de todo no espaço. Observei também a 
relação que o Óscar mantinha com os vários artistas que passaram pelo Sismógrafo, o 
quão importante esta era para a exposição resultar, como os dois funcionavam em 
conjunto sem nunca um se sobrepor ao outro.  
Acompanhei ao longo do estágio seis exposições, onde trabalhei diretamente na sua 
produção e montagem. Foram-me requisitadas, por múltiplas vezes, a tradução de textos 
quer para a newsletter, através da qual se difundia a exposição, mas também para as 
folhas de sala presentes em cada exposição, com texto do curador. Durante o período 
em que a exposição estava patente, uma das minhas funções, coordenada com os outros 
membros do Sismógrafo, era de abrir o espaço, executando trabalho de assistente de 
sala. Referente à montagem das exposições, realizei todas a tarefas pedidas, aprendendo 
várias formas de expor os objetos artísticos – seja trabalho técnico e tecnológico, ou 
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tarefas mais simples como pintar e furar as paredes, manipular os objetos, colocando-os 
com o máximo de cuidado possível, no lugar pretendido. 
Foi-me também pedido a colaboração para a realização dos conteúdos do site do 
Sismógrafo, onde recolhi e organizei documentação relativa aos artistas e aos eventos 
que iam sendo realizados (exposições, concertos, conversas,…). Também colaborei na 
construção de textos para a campanha dos “amigos do Sismógrafo”. Esta campanha é 
realizada todos os anos e conta com a doação de obras de alguns artistas para que o 
dinheiro de venda reverta para o Sismógrafo, já que é regido por uma associação sem 
fins lucrativos, e precisa de financiamento para a realização das exposições e outros 
eventos.   
Ainda em relação ao financiamento do espaço, participei na candidatura que o 
Sismógrafo fez ao concurso “Criatório” da Câmara Municipal do Porto, organizando 
toda a informação necessária e elaborando um orçamento detalhado para o presente e 
próximo ano. O Sismógrafo acabou por ser um dos projetos escolhidos pela câmara. 
Durante os meses do meu estágio curricular acompanhei várias iniciativas realizadas no 
Sismógrafo. Exposições, concertos, conversas, lançamento de publicações, segui todas 
as atividades executadas entre setembro de 2016 e março de 2017. Quanto aos 
concertos, auxiliei na organização da performance/concerto de Alfredo da Costa 
Monteiro e o concerto de música improvisada de Bruno Parrinha e Maria Radich, onde 
interpretaram “Antro” – livro lançado pelo poeta Rui Baião, pela editora Averno. 
Acompanhei também a produção e lançamento do livro do artista Sebastião Resende, 
“Fecit Potentiam” que tem como ponto de partida a exposição “Fecit Potentiam”, 
apresentada pelo artista, em 2014, no Sismógrafo. 
2. Exposições patentes durante o período do estágio  
No que diz respeito à montagem e produção de exposições, foi-me possível acompanhar 
logo desde Setembro, a exposição “Dog Eat Dog” de Hernani Reis Baptista, seguindo-
se “Flor de Sal” de Diana Carvalho. Em Novembro foi a vez do artista lisboeta Vasco 
Barata, com “Wild Sea Money”, e fechamos o ano de 2016 com a exposição “Que 
fazer?” de Ângelo Ferreira de Sousa. Iniciámos o ano de 2017 com a exposição de 
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Pedro Sousa Vieira “Uma Varanda à Justa”; seguiu-se, em Março, o artista Sebastião 
Resende com “Neste Ninho de Vespas”.  
As exposições realizadas no Sismógrafo têm algo em comum: todas as elas são criadas 
a pensar no espaço, sendo que alguns objetos artísticos patentes, foram criados pelos 
artistas especificamente para essa exposição, como é o caso da exposição Dog Eat Dog 
de Hernâni Reis Baptista, em que para além desse fator, as obras foram concebidas no 
próprio espaço. 
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IV – DOG EAT DOG E QUE FAZER? 
 
Na parte final do meu relatório proponho uma análise de duas exposições que 
acompanhei no Sismógrafo. São elas a exposição Dog eat dog do artista Hernâni Reis 
Baptista e Que fazer? de Ângelo Ferreira de Sousa.  
Escolhi estas duas exposições, em primeiro lugar porque concluí que foram as que mais 
se centraram em questões de ordem politica e social, onde os artistas usaram de forma 
criativa o sarcasmo e ironia para questionar problemas contemporâneos, o que me 
interessa pessoalmente.  
Em segundo lugar, pela relação que estabeleci com os artistas. Para além de 
acompanhar a produção das exposições, existiu sempre uma grande troca de opiniões, 
impressões e ideias entre nós.  Por um lado, eu apresentava questões sobre as obras  e 
sobre o próprio caracter conceptual das exposições, por outro tanto o Hernâni como o 
Ângelo ouviam também o meu ponto de vista como espectadora da exposição.  Pude 
observar também o contato, ligação e trabalho que os artistas mantinham com o Óscar 
(curador), no sentido de tomar várias decisões de ordem conceptual e curatorial. 
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Dog Eat Dog 
 Hernâni Reis Baptista 
Em Setembro de 2016 foi apresentada no Sismógrafo a exposição  Dog Eat Dog, do 
artista Hernâni Reis Baptista, com a curadoria de Óscar Faria. 
A relação entre o novo e o antigo é uma temática presente ao longo do trabalho do 
artista. Durante o seu processo artístico, vai sempre procurando objetos que acarretam 
uma espécie de memoria anónima, objetos usados, muitas vezes desprovidos de 
funcionalidade. O artista transforma-os, dando-lhes uma nova vida, uma nova função 
como objetos artísticos. Primeiramente, trabalha o contexto do espaço em que vai 
apresentar a sua obra e o conceito da exposição. Pensa sobre o tema e a lógica 
conceptual para depois problematizar a materialização. Partindo em busca de objetos em 
diversos lugares, seja na rua, no lixo, em lojas, etc., há, então, no trabalho do artista, 
uma clara preocupação e referência ao novo vs usado, ideia que serve de metáfora para 
refletir e criticar as estratificações sociais – o que é novo tem, pela lógica capitalista, 
maior valor do que o que é usado, tal como uma dada classe social é mais importante 
que outra. O artista trabalha temas sociais e políticos através de uma espécie de relação 
entre a comédia e a tragédia, utilizando a ironia e o sarcasmo  para falar em problemas 
sociais. Vemos isso mesmo em trabalhos que vai apresentando como a exposição “Um 
elefante na sala” de 2014, na qual usa a expressão metafórica já conhecida do público e 
coloca uma escultura de grandes dimensões, em papel, de um elefante, fazendo 
referência também ao nosso “elefante na sala”- ao preconceito e dificuldade que temos 
de falar e debater problemas sociais, evitando-os a todo o custo. Com a exposição “Why 
so serious” (2012-2014) –   trabalha o caos e o excesso, literalmente enchendo a sala de 
diferente objetos que foi encontrando, assim como objetos provenientes da instalação de 
outras exposições, como televisores ou ventoinhas. Com o espaço completamente 
preenchido, torna difícil uma clara leitura da exposição, transformando-a em metáfora 
para o caos e excesso da nossa sociedade. 
A exposição Dog Eat Dog apresentada no Sismógrafo, conseguimos perceber que difere 
das anteriores relativamente à ocupação dos objetos na sala. Podemos dizer que existe 
uma mutação, através da qual o artista se distancia um pouco do passado, adotando uma 
exposição do espaço bastante “clean”: esse aspeto evidencia-se, desde  logo, no uso da 
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cor dos objetos, apenas vermelho e azul. O próprio chão é preenchido apenas por uma 
folha de cor: um vinil vermelho. O chão do Sismógrafo nunca tinha sido trabalhado por 
outro artista e talvez  nesta exposição este facto tenha ocorrido graças à ligação afetiva 
com o espaço, já que Hernâni Baptista trabalha há alguns anos no Sismógrafo. Aliás, 
esta exposição acontece toda ali, naquele espaço. Todo o planeamento e reflexão. Os 
próprios objetos são trabalhados e construídos ali, depois de serem recolhidos pelo 
artista na rua ou no lixo.  
Ao entrarmos no Sismógrafo deparamo-nos com  vários objetos de madeira 
devidamente trabalhados e pintados de vermelho e azul, as únicas cores usadas em toda 
a exposição. Encontramos aqui mais uma subtil referencia à estratificação social, 
através da ideia de sangue azul/sangue vermelho. Depois de um olhar atento, 
percebemos que a instalação recria os concursos de agilidade para cães, em que estes 
realizam vários jogos para ganharem o concurso. Não podemos deixar de evidenciar a 
metáfora: Assim também é a sociedade, também muitas pessoas, com bastante 
agilidade, fazem tudo para chegar a um determinado fim. Em prol do sucesso, muitas 
vezes a ética e os princípios são ignorados. Assim é a sociedade, uma verdadeira 
competição na qual ganha o mais esperto e ágil. Assim também é o mundo da arte.  É 
também esta reflexão que o artista propõe. Começamos então a perceber o título da 
exposição – “Dog Eat Dog”. A primeira expressão criada e usada é na verdade, “Dog 
doesn’t eat dog” (cão não come cão) – fazendo referência ao facto de um cão não comer 
o seu semelhante. No entanto, com as transformações sociais e algumas perversões do 
sentido, a expressão mudou para “dog eat dog” (cão come cão). Ou seja, é a verdadeira 
lei da selva, onde pessoas pisam pessoas para chegar ao topo da pirâmide. É este o 
mundo que o artista quer criticar. Através dos concursos de agilidade, propõe uma séria 
reflexão nos visitantes. É possível também observar nesta exposição, o sarcasmo e o 
gozo do artista, com uma rocha vulcânica que chamou “merda de cão”. Assumindo o 
palavrão, isto  funciona como um falsete, uma deliciosa provocação às pessoas que vão 
ver a exposição. 
Na primeira sala, a acompanhar as estruturas de madeira, temos um vídeo a ser 
transmitido. Nesse vídeo é - nos possível assistir às filmagens que o artista realizou 
numa escola de ourivesaria, onde vemos um processo de transformação a acontecer. As 
poeiras e o lixo recolhido das aulas, são meticulosamente aquecidos ate atingirem um 
26 
 
 
estado sólido. Aí, o trabalhador parte  essa placa em vários pedaços, tentando recolher 
algumas pepitas de ouro. Como é que do lixo pode surgir algo tão poderoso? Assim 
funcionam os objetos recolhidos pelo artista. Do lixo é possível retirar ouro. Para 
concluir o vídeo, vemos a imagem de “Ringo” o cão fiel e companheiro do artista. 
Vemos portanto a imagem de um cão domesticado, que nos pode levar a pensar na 
suposta superioridade do Homem face aos cães e outros animais. São domesticados por 
nós e por isso pensamos que temos uma relação de posse face ao animal. Depois da 
imagem de Ringo, o vídeo finaliza com a imagem de um outro cão de olhos azuis que 
representa o lado selvagem. É como se assistíssemos à mutação do domesticado em 
selvagem que é verdadeiramente o seu estado puro. 
Na segunda sala estão presentes mais objetos do circuito dos concursos de agilidade 
para cães, que são acompanhados por uma impressão sobre tela microperfurada de 
grandes dimensões. Na impressão temos um retrato do Ringo, com um ar de felicidade 
genuína, muitas vezes inalcançável pelos seres humanos. Os cães, ao contrário dos 
humanos, amam genuinamente, sem qualquer interesse perverso.  Gostam de nós sem 
querer algo em troca.  
A exposição do Hernâni foi a primeira exposição que acompanhei no meu estágio. 
Como já referi, esta exposição foi criada para o Sismógrafo, onde o artista trabalhou os 
próprios materiais. É uma exposição na qual toda a instalação cumpre o seu propósito, 
funcionando perfeitamente. Reflete questões contemporâneas sobre a sociedade, 
recorrendo a um tema que também é importante no contexto do trabalho do artista: o 
animal. Apela claramente  a uma reflexão sobre a estrutura social, hierarquias e classes, 
sobre o próprio sistema capitalista. Acho que o Hernâni é verdadeiramente um artista 
contemporâneo e como tal, no seu trabalho, reflete sobre as questões políticas e sociais 
que o mundo enfrenta, propondo-nos também pensar com ele e através dele 
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Que fazer?  
 Ângelo Ferreira de Sousa 
 
No mês de Dezembro de 2016, foi apresentada no Sismógrafo a exposição Que fazer? 
de Ângelo Ferreira de Sousa, com a curadoria de Óscar Faria. O trabalho que o artista 
vem desenvolvendo ao longo do seu percurso artístico, aborda de forma particular 
problemáticas do contemporâneo, sendo um trabalho extremamente reflexivo, com forte 
cunho político e social. No seu corpo de trabalho podemos encontrar a fotografia, o 
vídeo, a performance e o desenho, tentando sempre implicar o espectador na reflexão. 
Verificamos isso em trabalhos como “Walhalla - für drei Stimmen” apresentado em 
2012 em Berlim e Kassel, onde o artista propõe uma reflexão sobre a crise económica 
grega e europeia. O tema da imigração também é tratado com bastante frequência pelo 
autor. Trabalhos como “Comodidade Europeia”; “Zero Absoluto” ou “Guerra Santa” 
obrigam-nos a não desviar o olhar, a conhecer as histórias reais e a refletir para que 
também possamos ser uma espécie de ativistas. 
A exposição que o autor constrói no Sismógrafo, obriga também a uma reflexão. “Que 
fazer?” é a pergunta que Ângelo nos coloca. Curioso como esta pergunta acompanha a 
nossa história. Já em 1902 Lenine noa apresentara  esta mesma questão que ainda hoje 
necessita de resposta. “Que fazer? (as questões palpitantes do nosso movimento)”, 
apresenta-se como uma continuação do pensamento patente no artigo “Por onde 
começar?” do ano anterior. Esta questão aparece sucessivamente ao longo do século XX 
na nossa sociedade. A Europa viu-se sucessivas vezes perante esta pergunta: o que fazer 
depois de uma guerra que exterminou milhões de pessoas; o que fazer perante a criação 
de novos blocos políticos? O que fazer perante a bipolarização do mundo? O que fazer 
com o novo “mapa” geográfico?  
A verdade é que, perante a pergunta “O que fazer?”, não obtemos uma resposta que nos 
satisfaça. Vivemos exatamente dentro dessa mesma pergunta. Não sabemos o que fazer. 
Não sabemos para onde ir, para onde caminhar. O que fazer perante o rumo que estamos 
a traçar? Uma questão tão simples que exige respostas rápidas, mas que aparentemente 
não conseguimos responder, acabando por fugir dela sucessivamente. O que a exposição 
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do Ângelo faz, é, precisamente, o oposto: confronta-nos com essa pergunta e convida-
nos a agir. 
Ao entrarmos no Sismógrafo o nosso olhar é imediatamente condicionado pelo vídeo 
que está a ser projetado na parede, que por sua vez, está coberta com um mural que o 
artista desenhou em carvão. São possíveis várias leituras. Ao isolarmos as duas obras, 
podemos primeiro evidenciar algumas questões que o mural levanta. Estamos perante 
uma charada, um jogo de pergunta-resposta. O autor explica que todas aquelas figuras 
são resultado de uma pesquisa no Google de imagens referentes a cada palavra que 
compõe a pergunta “o que fazer” e a resposta “eu não sei o que fazer” .A carvão mais 
carregado temos as imagens referentes a “o que fazer?” e a resposta “eu não sei o que 
fazer” apresenta-se com uma linha mais ténue, mais suave. Conseguimos ler no mural 
uma verdadeira história. De um lado figuras que retratam uma guerra, do outro lado 
uma manifestação. Vemos também duas espirais a lembrar a loucura e o psicadélico e 
no centro do mural estão desenhados dois cartoons. Num desses cartoons está 
caracterizado um dos cartoonistas do Charlie Hebdo, uma espécie de homenagem, que 
se liga ao pronome “JE” desenhado do lado direito, lembrando a corrente solidária de 
“Je suis Charlie” depois dos atentados que vitimaram os cartoonistas do jornal francês. 
Tudo se liga, tudo se mistura, neste mural. 
Sobreposto ao mural temos então a projeção de um vídeo, “Guerra Santa”. Nele vemos 
o artista  a manusear um objeto e, com mais atenção, conseguimos perceber que se trata 
de um garrafão de agua já cortado  com uma espécie de linha. Percebemos depois dos 
gestos, que o artista está recriar um lançamento de um papagaio, fazendo referência a 
uma história da qual tinha tomado conhecimento, sobre um africano que tentou chegar a 
território europeu com uma espécie de boia feita de garrafões de agua. Depois de 
concluir a travessia, foi apanhado pela policia e deportado novamente para África. 
Também o artista tenta lançar o papagaio sem ter sucesso, referindo que: “os garrafões 
não foram feitos para voar, nem para salvar náufragos económicos”.  
Na parede em frente ao mural, é apresentada uma fotografia intitulada “La Jetée” 
(2016), fazendo clara referência à curta-metragem, com o mesmo nome, de Chris 
Marker que marcou a Nouvelle Vague. Nesta fotografia estão retratados os terraços do 
aeroporto de Orly. Com a fotografia somos levados a toda a problemática histórica que 
envolve o aeroporto e os seus terraços. Depois da sua construção, os terraços do 
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aeroporto de Orly eram uma grande atracão turística, onde as pessoas podiam 
contemplar os aviões a descolar. Após o atentado de Carlos o Chacal, em 1975, o 
executivo viu-se obrigado a fechar os terraços ao público. Já nos anos 2000 foram 
reabertos mas tiveram que encerrar novamente em 2016 para restauro, sendo ocupados 
então pelos sem abrigo que tomaram este lugar (outrora repleto de vida e movimento) e 
o tornaram a sua casa e o seu refúgio. 
Ainda na primeira sala começamos a ser atraídos pelo som meio distorcido que vem da 
segunda sala. Conseguimos perceber que se trata da narração de algo falado por várias 
pessoas ao mesmo tempo. Torna-se muito difícil compreenderas palavras ditas. Mas 
quando entramos na segunda sala deparamo-nos com uma sala completamente escura, 
só com a luz emitida por três televisões. Com a ajuda da folha de sala, percebemos que 
se trata da conjugação, por parte de Eduardo Jorge e do artista, do verbo “suicidar-se” 
seguindo a nova convenção estipulada por Celso Cunha e Lindley Cintra na “Nova 
Gramática do Português contemporâneo”.  É absolutamente sarcástica a posição do 
artista. A própria exposição intitula-se “O que fazer?”, na primeira sala deparamo-nos 
com essa questão e com a resposta insatisfeita de “Eu não sei o que fazer…”, mas na 
segunda sala é sugerido uma resposta com a conjugação do verbo suicidar-se. “eu me 
suicido, tu te suicidas,…”. Será esta a resposta do artista, ou será apenas uma sarcástica 
e irónica sugestão?  
Antes de terminar, é necessário falar também da performance feita no dia de 
inauguração da exposição. Foi um ato único, apresentado apenas para o público presente 
na exposição, não sendo repetido em mais nenhum dia. Trata-se da leitura de 
fragmentos do livro “Que Faire?”de Jean-Luc Nancy, ditos pela atriz Júlia Valente, nas 
escadas do corredor que dão acesso ao segundo andar, de onde sobressai sem dúvida a 
ideia final do autor: “O tempo urge porque a tarefa é longa… Apanhados num 
movimento que começou a mover montanhas, mundos, forças e formas à semelhança da 
corrente que regularmente resolve e remodela o leito dos rios, nós experimentamos uma 
urgência: a de fazer e de pensar para poder fazer.” 
Esta pergunta central da exposição, que o artista nos coloca é, sem dúvida, a pergunta 
mais pertinente do nosso contemporâneo. A sociedade ocidental está permanentemente 
a tentar responder à pergunta “O que fazer”?. Uma sociedade perdida, com lideres 
muito questionáveis e, também eles, não sabem o que fazer. O artista não só coloca essa 
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questão, como a enquadra nos temas em que ela necessita urgentemente de resposta: o 
terrorismo, a guerra e o consequente problema da distribuição dos refugiados. Estes 
tópicos têm que forçosamente estar no nosso pensamento, necessitamos de  dar 
respostas, de agir rapidamente. Enquanto olharmos para “eles” como se não fossem 
parte de “nós”, nunca resolveremos o problema, enquanto houver diferenças entre um 
atentado em Paris e outro na Turquia, tudo permanecerá sem qualquer mudança. Urge  
quebrar esta visão binária.  
Que fazer? torna-se uma espécie de imagem psicadélica sempre a surgir na nossa mente, 
sempre em busca de uma resposta, mas face à qual a maioria se satisfaz com um “Eu 
não sei que fazer”. 
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V - PROJETO CURATORIAL | UMA PROPOSTA 
 
Apesar de não ter sido possível realizar a curadoria de uma exposição no Sismógrafo ( 
pelas razões indicadas neste documento) não deixamos de refletir sobre um possível 
projeto curatorial para o espaço em questão. Tendo conhecimento dos objetivos 
subjacentes à criação do Sismógrafo e do que se propõe ser, seria enriquecedor para a 
sua programação pensar a Arte Bruta através da realização de uma exposição que 
apresentasse trabalhos realizados por pacientes institucionalizados, nomeadamente do 
centro hospitalar Conde Ferreira.  
Para além de a Arte Bruta ser uma paixão já antiga, talvez pudesse ser pertinente, no 
tempo em que vivemos, refletir sobre esta questão, propondo desmistificar a doença 
mental, de forma a combater todo o preconceito que existe face aos pacientes internados 
em hospitais psiquiátricos e também face à própria Arte Bruta, muitas vezes 
descriminada no próprio circuito da arte. 
No que diz respeito à curadoria da exposição, gostaríamos, desde logo, de proceder à 
transformação do espaço do Sismógrafo e fazer uma “black box”. Por um lado, porque o 
espaço tem muito mais a oferecer do que a sua simples apresentação, por outro, fazendo 
uma black box transformaria todo o espaço resultando no que defendo ser importante 
que o espaço transporte o espectador para uma atmosfera de imersividade e intimidade. 
Claro que isto não se consegue apenas optando pela “black box”, por isso utilizaríamos 
também um elemento sonoro, que acompanharia  as obras realizadas pelos pacientes as 
quais, depois de devidamente selecionadas,  seriam colocadas em diversos locais da 
sala.  
O uso do som seria um aspeto fundamental na exposição. Pensamos em reproduzir uma 
faixa de áudio de relatos de pacientes internados (algo que possa fazer parte do arquivo 
do hospital). Se esses relatos não existirem fosse negado o acesso aos mesmos, 
pensaríamos então em reproduzir alguns sons que remetessem para o que é viver com 
uma doença mental num estado tão grave que a própria medicação não surte efeito e por 
isso se afastem os doentes da sociedade e se coloquem num hospital psiquiátrico. Na 
segunda sala do Sismógrafo seriam projetadas também algumas filmagens sobre o 
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processo criativo, artístico e terapêutico dos pacientes no hospital Conde Ferreira ao 
longo do tempo. Claro que o acesso a estas imagens e ao áudio também poderia 
constituir um entrave à realização da exposição, algo que teria que ser discutido com a 
direção do hospital. 
Seria uma exposição enriquecedora para o Sismógrafo e para mim. É fundamental trazer 
a arte bruta aos diversos espaços da cidade, não só explorar e exibir obras de artistas que 
foram criando ao longo do tempo em instituições psiquiátricas, mas também 
acompanhar o que se faz de novo nessas mesmas instituições, mostrando o trabalho dos 
artistas contemporâneos que lá residem. 
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CONSIDERAÇÕES FINAIS 
 
No âmbito das considerações finais deste relatório, apresento alguns aspetos referentes 
às dificuldades encontradas enquanto estagiária, por um lado, e uma reflexão pessoal 
sobre os sete meses de estágio curricular no Sismógrafo, por outro. 
Como principal dificuldade encontrada devo referir a impossibilidade que me foi 
imposta de realizar a curadoria de uma exposição. Mesmo tendo aprendido várias 
competências de produção e montagem, penso que faltou alguma formação prática 
relativa à curadoria. O meu único contacto com o processo curatorial das exposições foi 
apenas de observação do trabalho do curador Óscar Faria. Penso que podia ter tido a 
oportunidade de desenvolver a curadoria de uma exposição, considerando que o meu 
mestrado é direcionado para essa área.  
Sem dúvida que aprendi muito no que toca a todo o processo de produção e montagem 
de exposições e outros eventos, algo de que sempre gostei e penso ter sido capaz de 
responder da melhor forma possível, integrando totalmente a equipa do Sismógrafo. 
Este estágio no Sismógrafo constituiu um desafio bastante enriquecedor no âmbito do 
meu segundo ano de mestrado. A minha opção pelo estágio curricular deve-se a uma 
grande vontade e interesse de trabalhar  e desenvolver competências práticas no campo 
da produção de exposições, no contexto da arte contemporânea.  
De um modo geral o meu estágio foi uma etapa gratificante, onde adquiri competências 
significativas e criei laços pessoais e profissionais com diversos membros e amigos do 
Sismógrafo. 
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Plano Individual de Estágio 
 
 
Objetivos: 
 
Saber organizar as diversas etapas e processos inerentes à implementação de um projeto 
expositivo; 
Compreender a especificidade de um projeto expositivo no território da arte contemporânea; 
Desenvolver investigação enquadrada no desenvolvimento do projeto expositivo individual. 
 
Local da realização do estágio: 
 
Endereço: Praça dos Poveiros 56, 1o andar sala 1 Cód.Postal: 4000 - 493 Porto 
Distrito: Porto 
Concelho: Porto 
Freguesia: U.F. Cedofeita, S. Ildefonso, Sé, Miragaia, S. Nicolau, S. Vítor 
 
Tarefas: 
 
Desenvolver investigação associada ao projeto de estágio curricular; 
Colaborar com as equipas de trabalho nas múltiplas tarefas; 
Colaborar com o espaço no qual se realizarão os projetos expositivos; 
Colaborar com artistas e equipas técnicas associados ao projeto de estágio; 
Participar no desenvolvimento de estratégias para solicitação de apoios e/ou patrocínios, 
financiados e/ou outros, adequados ao projeto; 
Acompanhar o processo de produção e montagem dos vários projetos expositivos que integram 
o estágio curricular; 
Definir estratégias de comunicação para cada projeto; 
Redigir o Relatório de Estágio. 
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Cronograma: 
 
1. Cada uma das tarefas será ajustada ao cronograma das atividades que decorrerão no 
Sismógrafo, entre Setembro de 2016 a Maio de 2017 
 
2. Maio-Junho: Apresentação do relatório de Estágio. 
 
 
 
Porto, Julho de 2016 
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Folha de sala da exposição Dog Eat Dog de Hernâni Reis Baptista 
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Fotografias da exposição Dog Eat Dog 
 
Fig. 1 Fig. 2 
Fig.3 Fig. 4 
Fig. 5 Fig. 6 
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Folha de sala da exposição Flor de Sal de Diana Carvalho 
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Fotografias da exposição Flor de Sal 
 
 
 
Fig. 7 Fig. 8 
Fig. 8 Fig. 9 
Fig. 10 Fig. 11 
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Folha de sala da exposição Wild Sea Money de Vasco Barata 
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Fotografias da exposição Wild Sea Money 
 
Fig. 13 Fig. 14 
Fig. 15 Fig. 16 
Fig. 17 Fig. 18 
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Folha de sala da exposição Que Fazer? de Ângelo Ferreira de Sousa 
 
 
48 
 
 
 
 
 
49 
 
 
Fotografias da exposição Que fazer? 
Fig. 19 Fig. 20 
Fig. 21   Fig. 22                                
 
 
 
 
 
 
 
 
 
          Fig. 23                                            Fig. 24 
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Folha de sala da exposição Uma Varanda à Justa de Pedro Sousa Vieira 
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Fotografias da exposição Uma Varanda à Justa 
Fig. 25 Fig. 26 
Fig. 27 Fig. 28 
 
 
 
 
 
 
 
 
 
                    Fig. 29                                          Fig. 30 
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Folha de sala da exposição Neste Ninho de Vespas de Sebastião Resende 
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Fotografias da exposição Neste Ninho de Vespas 
 
Fig. 31 Fig. 32 
Fig. 33 Fig. 34 
 
 
Fig. 
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Fig. 35 
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